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Sonsoles Hernández Barbosa, actualmente profesora del departamento de Ciencias 
históricas y teoría de las artes de la Universidad de las Islas Baleares, es autora del libro 
Un martes en casa de Mallarmé. Redon, Debussy y Mallarmé encontrados (2010). Con el recién 
publicado Sinestesias Arte, literatura y música en el París fin de siglo (1880-1900) sigue 
demostrando su interés y maestría en el estudio de las relaciones interartísticas en el 
pensamiento estético de fin de siglo. 
Sinestesias es un retrato de un tiempo y un lugar concretos: el París de los últimos 
años del siglo diecinueve. Esa ciudad moderna de los panoramas y dioramas, de 
escaparates luminosos y Exposiciones Universales, de galerías y pasajes; la urbe 
fragmentada de Benjamin, la del flâneur baudeleriano. Entre bulevares y cafés, pensadores 
y artistas se cuestionan y redefinen sus creaciones en busca del sentido moderno del arte. 
Un retrato que, como advierte su título, tiene por objetivo presentar esa “sensación 
conjunta”, “percepción involuntaria de una determinada sensación mediante un sentido 
diferente al que la ha estimulado”, que tan bien acogieron los simbolistas. La confianza 
en la posibilidad de oír un color, por ejemplo, se convierte en un aspecto transversal de 
la cultura de fin de siglo.  
Hay de fondo en este libro una importantísima labor historiográfica. La precisión 
con la que se acota en el tiempo, la aportación de múltiples referencias a publicaciones y 
artículos, a la correspondencia entre los protagonistas, sus visitas o encuentros hace 
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evidente un exhaustivo trabajo de documentación. Esto no sólo nos permite un contacto 
cercano con las grandes figuras que aparecen, sus postulados teóricos y las relaciones 
que los unieron –lo cual nos proporciona un conocimiento profundo de todo ello–, sino 
que además, familiarizados con estos detalles, los protagonistas se convierten en 
personajes de un relato casi novelístico. El argumento del cual sugiere algunas de las 
grandes líneas que han de definir el arte moderno: formas capaces de expresar lo 
espiritual, alejadas de la tradicional representación mimética, liberadas y que claman la 
autonomía del arte (del arte por el arte) que se impone como realidad dejando ver la 
influencia de la filosofía idealista, así como la herencia romántica. A todo ello hay que 
añadirle la fascinación por la menos referencial de las artes, la música. En su adoración 
se encuentran todos estos anhelos, ella es la que muestra el camino hacia lo espiritual y 
no mimético, hacia la libertad creativa y la autonomía; se erige como el modelo.  
El libro se estructura en 4 capítulos que presentan el fenómeno de manera 
transversal. Primeramente, la autora despliega el contexto del París finisecular y como se 
prepara ese gusto por una “sensorialidad exaltada”. En 1861 Wagner estrenaba en París 
su ópera Tanhäuser, a pesar de la controvertida acogida que tuvo, para Baudelaire fue 
objeto de una gran fascinación. El crítico de la vida moderna expresa el deleite musical a 
partir de tonalidades cromáticas descubriendo esas “correspondencias” entre las artes, en 
gran parte sugeridas por la formulación moderna que hace Swedenborg. El mismo 
Baudelaire, inspirado por Wagner, descubre el deseo de una obra de arte total, que 
sintetice el universo, que capte la sensorialidad de la vida “real”. Convertir, en definitiva, 
el arte en experiencia, en la experiencia de la sinestesia.  
En el segundo capítulo se expone la asunción del fenómeno a finales del XIX 
desde disciplinas científicas como la medicina o la neuropsicología (que lo consideran un 
tipo de asociación puramente mental), la entonces popular corriente filosófico-religiosa 
(basada en el esoterismo y la alquimia) y una tradición filosófica-científica (que mezcla 
filosofía, fisiología y teoría cognitiva). Un amplio abanico de teorías que dan cuenta de la 
relevancia que va tomando también desde estos ámbitos. No es hasta 1865 que se utilizó 
el término “sinestesia” para lo que antes se había conocido como “audición coloreada”. 
Si bien se creyó que era un trastorno patológico, una alteración del espíritu, finalmente 
se relega al ámbito artístico como un momento especialmente placentero en la recepción 
estética. Ya desde un primer momento se confía especialmente en la posibilidad de aunar 
la percepción de lo visual con lo sonoro (“sinopsia”), de entender el color como armonía 
y melodía, y al revés.  
El tercer capítulo deja de lado el enfoque de la recepción para dedicarse a la 
producción artística, a la “sinestesia en el universo creativo de fin de siglo.” La sinestesia 
asume, como dice la autora, una sensorialidad específica para cada una de las disciplinas 
artísticas, aunque también una correspondencia o afinidad sensorial entre los estímulos y 
efectos de cada una de ellas. Lo ilustra la poesía de Verlaine y Mallarmé, mucho más 
sensorial, volcadas hacia lo visual y lo sonoro; la palabra rivalizando con la mirada, la 
musicalidad como la forma de la pureza. Por su parte, la música de Debussy se confunde 
con el pigmento evocando los nocturnos de Whistler o la atemporalidad de Monet. El 
músico encuentra, a su vez, en textos literarios una fuente inagotable de inspiración para 
su imaginario creativo. Por último, la pintura que tradicionalmente se había construido 
como relato, apoyada en la iconografía mitológica y religiosa, deja de ser esa poesía muda 
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del ut pictura poesis para aparecer como el ut pictura música, tal como propone el escritor e 
hispanista Luis Viardot.  
Por último, volvemos a los escenarios. Tal como explica la autora, “escenarios” 
debe entenderse en una doble vertiente, ya sea como las representaciones teatrales a las 
que se refiere por una relación metonímica, como a los espacios de la ciudad que han 
visto surgir y han avivado la tendencia sinestésica. De manera que se cierra el círculo 
iniciado en el primer capítulo con ese mismo ambiente parisino y Tanhäuser. 
Efectivamente, la experiencia teatral se convirtió en un espectáculo multisensorial gracias 
a olores, colores, notas musicales y ropajes. La representación del Cantar de los cantares de 
Roinard en 1891 es el gran ejemplo de estas voluntades caleidoscópicas, con un texto ya 
prolífico en sinestesias, cuadros y sabanas para la puesta en escena, una novedosa 
“odoroscopia” que asocia notas musicales con olores y sombras proyectadas como 
siluetas que filtran la luz. Todo ello para dar con el “espectáculo total.” 
 
De modo que, tal como se desprende a partir de lo expuesto podemos decir que 
Sinestesias dispone un detallado marco historiográfico así como un enfoque transversal 
para abordar una gran tendencia, en un periodo y un lugar decisivos del arte moderno. 
Una visión de conjunto que se agradece, pero que a la vez sabe ceñirse a un marco 
concreto y deleitarse en el detalle de esos artistas como narcisos que llevaban sus 
postulados artísticos a la vida y la vida a la obra de arte.  
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